
Post-Impressionismo  

Il Post-Impressionismo è un movimento artistico nato in Francia tra il 1886 e il 1905. Supera 
l’Impressionismo mantenendone alcune caratteristiche, come l’uso del colore e della luce, 
ma se ne distacca per cercare una maggiore espressione personale, forme più solide e 
significati simbolici. Non è un movimento omogeneo, ma un insieme di tendenze diverse 
accomunate dalla volontà di andare oltre la semplice impressione visiva. Nel Post 
Impressionismo molti artisti furono impegnati nel ricercare stili vividi nella composizione, nei 
colori e nei contenuti simbolici. L’enfasi sull’espressività fece sì che la vita della città non 
fosse più il soggetto dominante. Le sue influenze si estendono rapidamente in tutta Europa. In 
particolare, si sviluppano scuole e correnti anche in Italia, come il Divisionismo, e in area 
mitteleuropea, con movimenti paralleli come la Secessione Viennese. 

 

Contesto storico  

Il Post-Impressionismo si colloca nel periodo della Belle Époque, un’epoca di grande 
fermento culturale, progresso scientifico, espansione economica e innovazione artistica. 
Tuttavia, sotto questa superficie brillante si nascondono tensioni sociali e politiche che 
porteranno alla Prima Guerra mondiale. In questo clima, gli artisti cercano nuove forme 
espressive per rappresentare la complessità del mondo moderno. Parallelamente, si 
sviluppano movimenti come l’Art Nouveau e la Secessione Viennese, che condividono con il 
Post impressionismo il rifiuto dell’arte accademica e la ricerca di nuovo forme espressive, ma 
se ne differenziano per obiettivi e contesti. 

 

Rapporto con l’Impressionismo 

L’Impressionismo e il Post-Impressionismo sono due momenti fondamentali nella storia 
dell’arte moderna, legati tra loro da una continuità storica e da una comune volontà di rottura 
con l’arte accademica, ma profondamente diversi per visione, metodo e finalità. 

L’Impressionismo nasce in Francia nella seconda metà dell’Ottocento, con l’intento di 
cogliere l’impressione visiva immediata della realtà. Gli artisti impressionisti, come Monet, 
Renoir e Degas, dipingevano en plein air, cercando di catturare la luce, il movimento e 
l’atmosfera del momento. La loro pittura è caratterizzata da pennellate rapide, colori chiari e 
una prospettiva semplificata, che abbandona la composizione tradizionale per privilegiare la 
percezione. Il soggetto è spesso la vita borghese, la natura, le scene urbane, trattate con uno 
sguardo neutro e osservativo. 

Il Post-Impressionismo, invece, si sviluppa a partire dal 1886, quando si tiene l’ultima mostra 
impressionista. I suoi protagonisti – Cézanne, Van Gogh, Gauguin, Seurat – partono 
dall’esperienza impressionista, ma la superano. Non si accontentano più di rappresentare ciò 
che vedono: vogliono esprimere ciò che sentono, ciò che pensano, ciò che immaginano. La 



pittura diventa un mezzo per comunicare emozioni, simboli, visioni soggettive. I colori si fanno 
più intensi, talvolta irreali; le forme più solide o più sintetiche; le composizioni più strutturate 
o più spirituali.  

Ogni artista segue un percorso personale, spesso solitario, e lavora in studio, non più 
all’aperto. L’Impressionismo è una rivoluzione visiva, mentre il Post-Impressionismo è una 
rivoluzione espressiva. Il primo guarda il mondo esterno, il secondo guarda dentro l’anima. 
Entrambi hanno aperto la strada alla modernità, ma con linguaggi e sensibilità differenti: l’uno 
più percettivo, l’altro più interpretativo. 

 

Tecniche pittoriche 

I post-impressionisti rifiutano la spontaneità percettiva degli impressionisti e preferiscono:  

- contorni marcati 

- forme geometriche 

- colori intensi e non realistici 

- pennellate visibili 

- composizioni più strutturate 

- molti artisti lavorano in studio, non più en plein air. 

 

Origine del nome 

Il termine “Post-Impressionismo” fu usato per la prima volta da Roger Fry, un critico d’arte 
inglese, nel 1910, per definire le opere di artisti come Cézanne, Gauguin e Van Gogh, che 
all’epoca erano ancora considerati parte del movimento impressionista. Ciò avvenne a 
Londra, in occasione di una mostra alle Grafton Galleries. Il termine è usato per indicare le 
diverse esperienze artistiche nate come evoluzione o reazione all’Impressionismo, che non 
costituivano un movimento coeso ma condividevano un punto di partenza comune. La 
mostra era intitolata “Manet e i Post-Impressionisti”. 

Manet, considerato il primo artista moderno per la scelta di soggetti contemporanei e per aver 
sfidato le tecniche tradizionali, fu il punto di partenza per la valorizzazione di Cézanne, Seurat, 
Gauguin e Van Gogh, definiti da Fry i “quattro evangelisti del Post-Impressionismo”. La loro 
identità di gruppo fu postuma, nata dalla mostra stessa, e rappresentativa di un nuovo 
approccio autonomo all’opera d’arte. Le caratteristiche comuni furono la ricerca della solidità 
dell’immagine rispetto alla pittura fluttuante degli impressionisti, e l’uso libero e sicuro del 
colore.   

 



Eredità 

Il Post-Impressionismo ha avuto un impatto enorme sull’arte del Novecento. Ha preparato il 
terreno per movimenti come: 

- Fauvismo 
- Cubismo 
- Espressionismo 
- Simbolismo 
- Art Nouveau 
- Divisionismo italiano 

 
 

Temi principali 

Gli artisti post-impressionisti si distaccano dalla semplice rappresentazione visiva della 
realtà per esplorare dimensioni più profonde e personali. Pur continuando a raffigurare scene 
quotidiane, lo fanno con maggiore libertà stilistica e intensità espressiva, perseguendo: 

- Emozioni interiori 

- Visioni soggettive 

- Simboli spirituali o esistenziali 

- Ricerca di ordine e struttura 

- Critica alla modernità e alla società borghese 

 

Artisti principali: 

Paul Gauguin 

Paul Gauguin fu un artista visionario la cui vita errante e ribelle influenzò profondamente la 
sua arte, portandolo a rompere con l’Impressionismo. La sua arte esplora mondi esotici e 
spirituali, fondendo simbolismo e sintetismo (una sintesi tra l’aspetto esteriore delle forme, i 
sentimenti interiori e la purezza estetica di linee, colori e composizione). Il “sintetismo” di 
Gauguin può essere inteso come superamento della pittura precedente:  la forma visiva finale 
nasce dalla sintesi tra la realtà naturale e le emozioni che essa suscita, rifiutando 
ombreggiatura, modellazione e prospettiva tradizionale. 

Utilizzò colori puri, contorni marcati e bidimensionalità piatta per suscitare un impatto 
emotivo forte e viscerale, adottando un approccio antinaturalistico per esprimere concetti 
interiori e simbolici. 

Nato a Parigi nel 1848, Gauguin trascorse parte dell’infanzia in Perù, esperienza che alimentò 
il suo fascino per l’esotico. A un certo punto, abbandonò la vita borghese per dedicarsi alla 



pittura. I soggiorni in Bretagna lo avvicinarono a una visione più spirituale e primitiva dell’arte, 
ma fu il trasferimento in Polinesia francese che segnò la svolta definitiva: immerso in una 
cultura lontana dall’Occidente, Gauguin sviluppò uno stile audace, dai colori puri e dai 
contorni marcati, ritraendo scene di vita indigena e paesaggi incontaminati. Le sue opere 
riflettono una costante ricerca di autenticità, libertà e mistero, influenzando profondamente 
l’arte moderna. Ricercava verità spirituali, visioni alternative e libertà espressiva.   

Le sue opere possono definirsi: 

- Sintetiche e simboliche, lontane dal documentarismo: 

 

“Il Cristo giallo” (1889) è un’opera emblematica che fonde spiritualità, simbolismo e cultura 
popolare, rivelando la visione interiore e provocatoria dell’artista. Nel dipinto, Gauguin 
raffigura un Cristo crocifisso dal corpo giallo intenso, collocato in un paesaggio bretone, 
circondato da donne contadine in preghiera. Le forme sono semplificate, i colori non 
realistici, e la composizione trasmette una forte carica emotiva. Il colore giallo, innaturale e 
vibrante, richiama il grano, simbolo di vita, sacrificio e rinascita, e contribuisce a creare 
un’atmosfera mistica e surreale. Non è casuale: simboleggia la luce spirituale, ma anche 
l’alterità e la rottura con la tradizione iconografica cristiana. 

Gauguin non intende rappresentare un Cristo storico, bensì un Cristo universale, proiezione 
del dolore umano e della ricerca interiore. Gauguin si identifica con Gesù, figura emarginata e 
incompresa, riflettendo la propria condizione di isolamento e ribellione rispetto alla società 
occidentale. Inserendo la figura sacra in un contesto rurale contemporaneo, sottolinea il 
legame tra fede e vita quotidiana, tra misticismo e realtà. L’opera esprime appieno il suo 
simbolismo, che unisce l’osservazione del quotidiano alla dimensione spirituale, diventando 



un manifesto del suo stile sintetista, dove il colore e la forma non imitano la natura, ma ne 
esprimono l’essenza profonda. 

- Esplorative e filosofiche: 

 

 Da dove veniamo? Chi siamo? Dove andiamo? (1897),  lo consacra come artista mistico e 
visionario. Quest’opera è il manifesto della sua visione universale e spirituale dell’arte. E’ un 
capolavoro simbolista che rappresenta un viaggio esistenziale attraverso le fasi della vita 
umana, espresso con una pittura intensa e visionaria. 

Realizzato durante il soggiorno tahitiano dell’artista, il dipinto è un olio su tela di grandi 
dimensioni. Si legge da destra verso sinistra come un fregio narrativo: a destra un neonato 
simboleggia la nascita, al centro figure adulte incarnano la maturità e la ricerca del senso 
dell’esistenza, mentre a sinistra una figura accovacciata rappresenta la vecchiaia e la morte. 
Gauguin utilizza colori piatti, contorni marcati e una composizione ispirata all’arte primitiva e 
orientale, rifiutando la prospettiva tradizionale per creare un’atmosfera sospesa e onirica. Il 
dipinto è un testamento spirituale dell’artista, realizzato in un momento di profonda crisi 
personale, segnato dalla malattia, dall’isolamento e dalla perdita della figlia. Le domande del 
titolo sono scritte direttamente sulla tela, e riflettono l’angoscia esistenziale di Gauguin e il 
suo desiderio di trovare risposte universali attraverso l’arte. 

 



 

La visione dopo il sermone (1888) L’opera raffigura un gruppo di donne bretoni, vestite con i 
loro costumi tradizionali, che hanno una visione dopo aver ascoltato un sermone. La visione è 
quella dell’episodio biblico della Genesi in cui Giacobbe lotta con un angelo, rappresentato 
sullo sfondo rosso del quadro, simbolo dell’emozione religiosa. Il dipinto si discosta 
anch’esso dalla rappresentazione naturalistica per esprimere un’esperienza interiore e 
spirituale. Gauguin utilizza colori non realistici, come il campo rosso, e una prospettiva 
appiattita per sottolineare la natura mistica e non terrena della visione.  

 

 



Nel suo ultimo periodo, con opere come Manao Tupapau. Lo spirito dei morti vigila (1892), 
Gauguin dipinge ritratti di donne tahitiane, rivelando la sua capacità di suggerire significati 
profondi dietro le apparenze. La sua pittura sintetica diventa riflesso simbolico, non 
documentario. Manao Tupapau, Lo spirito dei morti vigila esplora il confine tra sensualità e 
spiritualità, evocando il mistero della cultura tahitiana attraverso una visione intensa e 
inquieta. 

Nel quadro, la giovane raffigurata e’ la compagna tahitiana dell’artista, ritratta nuda e distesa 
a pancia in giù su un letto, con lo sguardo spaventato rivolto verso lo spettatore. Alle sue 
spalle, una figura oscura e immobile rappresenta il tupapau, lo spirito dei morti secondo la 
tradizione polinesiana. Gauguin gioca con l’ambiguità del titolo, che può significare sia “lei 
pensa allo spirito” sia “lo spirito veglia su di lei”, suggerendo una tensione tra reale e irreale. 
La composizione è dominata da colori intensi e innaturali, come il viola e il giallo, che 
accentuano il senso di irrealtà e il simbolismo. Quest’opera è il culmine della sua arte 
primitiva (espressioni artistiche tribali, più spontanee se confrontate con l’arte moderna e 
occidentale) e il suo tentativo di rappresentare una spiritualità non occidentale, ma anche le 
sue contraddizioni etiche e personali, legate al colonialismo (la Francia aveva colonizzato 
Thaiti) e alla sua relazione con una ragazza molto giovane. 

 

Van Gogh 

Anche Van Gogh ha incarnato il rifiuto dell’osservazione ottica impressionista a favore di una 
rappresentazione emotivamente carica, capace di toccare il cuore dello spettatore. Van Gogh 
dipinge infatti in modo impulsivo e utilizza colori simbolici per esprimere le sue emozioni. 

È considerato sicuramente uno degli artisti più dotati ed emotivamente turbati dell’era 
moderna, sebbene gravemente sottovalutato durante la sua vita. Ha avuto un’esistenza 
tormentata (1853–1890) che ha profondamente influenzato la sua arte, permettendogli di 
trasformare il dolore personale in un linguaggio pittorico unico e vibrante. Nato nei Paesi 
Bassi, la sua esistenza fu segnata da instabilità emotiva, solitudine, povertà e crisi psicotiche, 
culminate nel celebre episodio dell’automutilazione dell’orecchio e nel suo suicidio a 37 anni. 
Queste esperienze si riflettono nei suoi dipinti, caratterizzati da pennellate energiche, colori 
accesi e una forte carica emotiva. Van Gogh non cercava la rappresentazione oggettiva della 
realtà, ma la sua trasfigurazione interiore, dando forma visiva alle sue emozioni più profonde. 
Sebbene in vita vendette un solo quadro, oggi è considerato uno dei massimi esponenti del 
post-impressionismo e un simbolo dell’artista incompreso. 

Van Gogh è considerato un precursore dell’Espressionismo per la sua capacità di usare il 
colore e le pennellate per esprimere emozioni intense e il proprio mondo interiore, piuttosto 
che per rappresentare la realtà in modo oggettivo. Il suo stile si distingue per le pennellate 
vorticose, i colori audaci e le deformazioni delle forme e del colore per comunicare 
sentimenti, una tecnica che ha anticipato il movimento espressionista nato nel XX secolo.  



Le sue caratteristiche e soggetti principali sono: 

- Colori simbolici e pennellate gestuali per toccare il cuore dello spettatore.  

 

- Toni opachi e drammatici, come in I mangiatori di patate (1885) Il primo capolavoro 
rivalutato I mangiatori di patate del 1885 già all’epoca in cui fu dipinto rappresentò un fuori 
regola, vista la tavolozza di colori opachi e la scelta di rappresentare le squallide condizioni di 
vita dei contadini, quando gli impressionisti avevano dominato l’avanguardia parigina per 
oltre un decennio con le loro tavolozze chiare e scene di benessere borghese. Combinando 
influenze diverse come la pennellata sciolta degli impressionisti e i contorni forti della 
xilografia giapponese, Van Gogh è arrivato a una modalità espressiva davvero unica nei suoi 
dipinti. Con la tecnica dell’impasto, o della stratificazione della pittura bagnata, strutturava la 
superficie verso la direzione della profondità e della forza emotiva. Anche nel suo lavoro, 
risaltano i contorni scuri e spessi e strisce piatte di colore. Rimase fedele alla pittura tonale 
scura fino a che a Parigi non conobbe Seurat e Signac che lo avvicinarono alla dottrina dei 
contrasti complementari. Van Gogh andò però verso i colori saturi e le ampie pennellate 
evocative del tumulto interiore. “I mangiatori di patate” di Van Gogh è un omaggio crudo e 
sincero alla dignità del lavoro contadino, dove la povertà diventa simbolo di autenticità. Il 
dipinto mostra cinque contadini riuniti attorno a un tavolo, intenti a consumare un pasto 
serale a base di patate. La scena è illuminata da una debole lanterna, che proietta luci e 
ombre sui volti e sulle mani nodose dei protagonisti. Le figure sono rocciose, quasi deformi, 
con espressioni stanche e prive di speranza, immerse in un ambiente umile e austero. Van 
Gogh impiega colori terrosi e cupi (ocra, marrone, verde scuro) per accentuare la durezza 
della vita rurale. Le pennellate sono dense, il tratto è marcato, e la composizione volutamente 
priva di idealizzazione. Van Gogh intendeva rappresentare la verità della condizione 
contadina, senza abbellimenti. Come scrisse, voleva mostrare come “questa gente che 
mangia patate al lume della lampada ha zappato la terra con le stesse mani che ora protende 
nel piatto”. Il dipinto diventa così simbolo della dignità del lavoro manuale, in contrasto con la 
vita borghese e urbana. La povertà non è degrado, ma autenticità. Lo sguardo imbarazzato dei 



personaggi suggerisce che l’artista è entrato in una scena privata, ma il gesto del mangiare 
insieme diventa archetipo umano. 

- Influenze giapponesi (Ukiyo-e) e tecniche come impasto e stratificazione della pittura 
bagnata. 

- Contorni scuri e superfici strutturate, con contrasti complementari appresi da Seurat e 
Signac. 

- il tema dei fiori: 

 

I girasoli sono stati dipinti tra il 1888 e il 1889, e sono molto più di semplici fiori: 
rappresentano la luce, la vitalità e la speranza, ma anche la fragilità dell’esistenza e il 
desiderio di connessione umana. Simboleggiano l’amicizia e la transitorietà della vita, e 
furono realizzati per accogliere l’amico Paul Gauguin nella Casa Gialla di Arles. In questo 
contesto, esprimono il desiderio di armonia e condivisione, mentre il fatto che i fiori vengano 
rappresentanti in diverse fasi di maturazione evoca il ciclo dell’esistenza: nascita, fioritura e 
decadimento. Realizzò in tutto 7 versioni del dipinto, alcune con girasoli recisi, altre con i fiori 
in vaso. 

Il girasole segue il sole e la sua luce, diventando  una metafora della ricerca di calore e 
significato in una vita segnata dalla solitudine e dalla sofferenza. I colori vibranti utilizzati 
(gialli intensi, ocra e verdi) esprimono energia e spiritualità, mentre l’uso dominante del giallo, 
colore del sole, riflette la tensione emotiva di Van Gogh tra entusiasmo creativo e sofferenza 



interiore. In questo senso, i girasoli incarnano la tensione tra bellezza e impermanenza, 
trasformando il dipinto in un emblema della condizione umana. 

La Casa Gialla di Arles, dove i girasoli furono destinati a decorare la stanza di Gauguin, 
rappresenta per Van Gogh il sogno di una comunità artistica ideale. Quando si trasferì ad 
Arles nel 1888, affittò questa casa con l’intento di fondare un “atelier del Sud”, un rifugio 
creativo lontano dalle pressioni della società. Invitò Gauguin a unirsi a lui, sperando di 
costruire un ambiente collaborativo e armonioso. Tuttavia, il sogno si infranse rapidamente: il 
rapporto tra i due si deteriorò, culminando nel famoso episodio dell’orecchio tagliato. La Casa 
Gialla divenne così il simbolo di un’utopia fallita, ma anche di una profonda aspirazione alla 
bellezza, alla condivisione e alla guarigione attraverso l’arte. Non è solo un luogo fisico, ma un 
emblema della tensione tra desiderio e realtà che attraversa tutta la vita e l’opera di Van 
Gogh. 

 

- Autoritratti: ne realizzò moltissimi, tra cui Autoritratto con l’orecchio bendato (1889), un 
potente simbolo di vulnerabilità e consapevolezza del dolore psichico, dipinto dopo uno dei 
momenti più drammatici della sua vita. Nel 1888, a seguito di un violento crollo emotivo e 
della rottura con l’amico Paul Gauguin, Van Gogh si amputò parte dell’orecchio sinistro. 
Questo autoritratto, realizzato durante la convalescenza, mostra l’artista con il capo coperto 
da un berretto, il volto pallido e l’orecchio fasciato, mentre indossa un cappotto pesante e 
tiene una pipa. Lo sfondo include una stampa giapponese, richiamo alla sua ammirazione per 
l’arte orientale. Il significato dell’opera si articola su più livelli: è una testimonianza del 
trauma. Van  Gogh non nasconde la ferita, ma la espone con dignità, trasformando il dolore in 
arte. Nonostante la crisi, si ritrae come pittore, con lo sguardo diretto e lucido, affermando la 
propria volontà di continuare a creare. L’opera è diventata emblema della sofferenza psichica 



e della lotta interiore, anticipando anche una nuova sensibilità verso il tema del disagio 
mentale. 

 

- Ritratti: ritratto del dottor Gachet (1890). È un’opera intensa e malinconica che riflette il 
dolore condiviso tra artista e soggetto, entrambi segnati da fragilità emotiva. Il medico Paul 
Gachet, si prese cura di Van Gogh negli ultimi mesi di vita. Era uno psichiatra amante dell’arte. 
E’ raffigurato seduto con il capo appoggiato alla mano (una posa non convenzionale), con lo 
sguardo perso e pensieroso, circondato da oggetti simbolici come la “digitalis”, pianta 
medicinale legata alla cura della malinconia. Il volto pallido e la posa stanca trasmettono un 
senso di vulnerabilità e introspezione, mentre le pennellate vibranti e i colori intensi, tipici di 
Van Gogh, amplificano l’emotività del ritratto. L’opera non è solo una rappresentazione fisica, 
ma un ritratto psicologico, in cui Van Gogh proietta la propria sofferenza e il desiderio di 
comprensione, trasformando il medico in un alter ego spirituale. Questo dipinto è considerato 
uno dei più profondi e toccanti della sua produzione. 

 

 



 

- Paesaggi:  Notte stellata (1889) è una visione cosmica che esprime il desiderio dell’artista di 
trovare pace nell’infinito mentre affronta il dolore della sua condizione mentale. È stata 
realizzata nel durante il ricovero volontario nell’ospedale psichiatrico di Saint-Rémy-de-
Provence, in un periodo di profonda crisi: Van Gogh soffriva di disturbi psichiatrici, tra cui 
allucinazioni, attacchi di panico e episodi di autolesionismo, come il celebre gesto di 
mutilarsi l’orecchio. Il cielo notturno, osservato dalla finestra della sua stanza, si trasforma in 
un turbine di stelle e spirali, dove il cipresso, simbolo di morte e eternità, collega terra e cielo. 
In questo paesaggio immaginario, l’artista proietta il suo bisogno di trascendenza, di fusione 
con il cosmo, e di sollievo dalla sofferenza, rendendo il dipinto una potente metafora della 
tensione tra fragilità umana e bellezza assoluta. 

 

- Scene urbane e sociali: Terrazza del caffè la sera (1888), esprime una visione poetica della 
realtà. Unisce la quotidianità urbana alla dimensione spirituale, trasformando una semplice 
scena notturna in un’esperienza luminosa e contemplativa. Ambientato ad Arles, il dipinto 



raffigura una caffetteria illuminata sotto un cielo stellato, con tavolini all’aperto e figure che si 
muovono nella penombra. Van Gogh non usa il nero per rappresentare la notte, ma la 
costruisce con blu profondi, gialli vibranti e tocchi di verde, creando un’atmosfera calda e 
accogliente. La luce artificiale del caffè si fonde con quella celeste, suggerendo un equilibrio 
tra vita terrena e dimensione cosmica. L’opera riflette il desiderio di Van  Gogh di trovare 
serenità e bellezza nella vita quotidiana. In questo senso, la terrazza diventa un luogo 
simbolico di incontro tra l’uomo e l’infinito, tra la realtà tangibile e la spiritualità che Van Gogh 
cercava attraverso l’arte. 

Con oltre duemila opere, Van Gogh ha espresso una visione personale della natura, sempre 
attraversata dalla presenza umana. Il suo temperamento instabile e umorale ha espresso la 
sua figura simbolica dell’artista torturato e incompreso, ispirando generazioni di artisti nel XX 
secolo. Espresse nelle sue opere una visione personale della natura, che sottintendeva quasi 
sempre l’intervento e la presenza umana. Case, villaggi e campi in cui era evidente il lavoro 
dell’uomo, di cui riuscì in termini figurativi a rendere la dignità di lavoratore a tutti i livelli. Il 
temperamento instabile e umorale di Van Gogh, che lo portò a legare arte e vita 
indissolubilmente fino alle estreme conseguenze, divenne simbolica dell’immagine 
dell’artista torturato. La sua vicenda di talento incompreso fu d’esempio per molti artisti nel 
XX secolo. 

 

Paul Cézanne 

Il concetto di costruttivismo cromatico è strettamente associato a Paul Cézanne e descrive il 
suo approccio innovativo alla costruzione delle forme attraverso il colore e la geometria, 
anziché tramite il disegno tradizionale. Cézanne indaga la realtà e la riproduce cercando 
sempre una struttura geometrica e una solidità dell’immagine: ogni oggetto, nella sua visione, 
corrisponde a una forma essenziale (il cilindro, la sfera, il cono). Questa concezione si riflette 
nella sua produzione artistica, che si concentra su nature morte (Il tavolo da cucina, 1889–
1890), ritratti (Madame Cézanne nella poltrona gialla, 1888–1890) e paesaggi (Mont Sainte-
Victoire, circa 1905), tutti caratterizzati da un’organizzazione compositiva rigorosa. Nel suo 
metodo, Cézanne impiega pennellate modulari e tasselli cromatici accostati per definire i 
volumi e creare tridimensionalità, trattando la natura attraverso forme geometriche semplici. 
Il colore diventa uno strumento strutturale fondamentale, capace di modellare lo spazio e 
conferire unità visiva all’intera composizione, fondendo primo piano e sfondo in un’unica 
superficie coerente. Questo approccio rivoluzionario ha aperto la strada alle avanguardie del 
Novecento, in particolare al Cubismo, che eredita da Cézanne la visione analitica e 
costruttiva della realtà. 



 

-Le grandi bagnanti (1900–1906) rappresentano uno dei vertici della ricerca pittorica di 
Cézanne, un’opera che incarna un ideale di bellezza universale e atemporale. Le figure 
femminili, prive di individualità, si trasformano in archetipi immersi in un paesaggio 
primordiale, costruito attraverso forme semplificate e geometriche. La composizione non 
racconta una storia né descrive un momento realistico: ogni elemento, corpo, colore, spazio, 
concorre a una visione armonica e impersonale, dove la negazione del particolare (assenza di 
volti, emozioni esplicite, riferimenti temporali) diventa veicolo di universalità. In quest’opera 
la sua tecnica raggiunge la massima espressione: la costruzione dell’immagine avviene 
attraverso linee e forme geometriche, rese con un impasto denso di colori steso con la 
spatola anziché con il pennello. I corpi, gli alberi e il paesaggio si articolano in piani cromatici 
che si leggono sia simultaneamente che consecutivamente lungo la superficie estesa del 
dipinto. Le figure, definite da contorni neri, si fondono con i rami e lo sfondo, generando uno 
slittamento visivo. 



 

- Giocatori di carte è una delle sue opere più celebri e simboliche, in cui una scena quotidiana 
diventa un’indagine profonda sulla condizione umana, sulla percezione e sulla struttura dello 
spazio. Realizzata tra il 1890 e il 1895 in cinque versioni, l’opera raffigura due (o più) uomini 
seduti a un tavolo, assorti in una silenziosa partita a carte, ambientata in un’osteria della 
Provenza. 

I personaggi, probabilmente contadini locali, sono ritratti in pose statiche e concentrate, 
immersi nel gioco. Il tavolo, la bottiglia di vino e le carte sono gli unici elementi presenti, 
mentre lo sfondo è spoglio, quasi astratto. L’atmosfera è sospesa, priva di narrazione o azione 
evidente. Cézanne riduce la scena all’essenziale, eliminando ogni dettaglio superfluo per 
concentrarsi sulla costruzione geometrica e sull’equilibrio compositivo. 

Cézanne utilizza forme solide e volumi semplificati, con colori sobri e pennellate strutturate. 
La composizione è rigorosa: le linee verticali e orizzontali creano una tensione visiva che 
riflette la concentrazione dei giocatori. La prospettiva è appiattita, e gli oggetti sembrano 
costruiti più che dipinti, anticipando il linguaggio del cubismo.  

Il dipinto va oltre la semplice rappresentazione di una scena di vita quotidiana. I giocatori, 
immobili e assorti, diventano simboli della condizione umana: isolati, silenziosi, impegnati in 
un confronto che è al tempo stesso gioco, sfida e riflessione. La bottiglia al centro può essere 
letta come un elemento divisivo o mediatore tra i due, mentre l’assenza di spettatori 
sottolinea l’intimità e la solitudine della scena. Cézanne trasforma così un soggetto umile in 
una meditazione sulla quiete, sull’equilibrio e sull’essenza della realtà. 



 

Nature morte con mele e arance (1899)  rivoluziona il concetto tradizionale di natura morta, 
trasformandola in un’indagine visiva sulla forma, la percezione e la struttura dello spazio. 
Realizzata intorno al 1890, questa composizione mostra un tavolo su cui sono disposti oggetti 
semplici. A prima vista, la scena appare quotidiana e familiare, ma Cézanne la costruisce con 
grande rigore formale. 

Cézanne impiega pennellate brevi e sovrapposte, modellando gli oggetti attraverso il colore 
più che con il disegno. La prospettiva è volutamente instabile: il piano del tavolo sembra 
inclinarsi, gli oggetti appaiono leggermente deformati. Questa scelta non è casuale, ma 
riflette la sua volontà di rappresentare la visione soggettiva e dinamica dell’osservatore, 
rompendo con la prospettiva lineare rinascimentale. 

I frutti diventano forme geometriche, quasi astratte, che incarnano la ricerca di equilibrio tra 
natura e costruzione. Cézanne non cerca di imitare la realtà, ma di ricostruirla attraverso la 
pittura, esplorando il modo in cui la mente percepisce lo spazio e la materia. In questo senso, 
l’opera è simbolo della modernità: non rappresenta ciò che si vede, ma come lo si vede. La 
natura morta, da genere “minore”, diventa per Cézanne un laboratorio di sperimentazione che 
influenzerà profondamente il cubismo e l’arte del Novecento. 

 

Georges Seurat 

Il puntinismo di Seurat è una tecnica pittorica scientifica basata sulla scomposizione del 
colore in piccoli punti puri, applicati separatamente sulla tela per ottenere effetti ottici di luce 
e armonia cromatica. Georges Seurat sviluppò il puntinismo (o pointillisme) negli anni 1880 
come evoluzione dell’Impressionismo, ma con un approccio più scientifico, razionale e 
sistematico. Invece di mescolare i colori sulla tavolozza, Seurat applicava punti di colore puro 
direttamente sulla tela, lasciando che fosse l’occhio dell’osservatore, a distanza, a fonderli 
otticamente. Questo metodo si basa su principi scientifici tratti dalla teoria del contrasto 



simultaneo dei colori del chimico Michel Eugène Chevreul, secondo cui un colore influenza la 
percezione di quelli adiacenti, generando effetti di luminosità e vibrazione. 

Seurat studiò anche le ricerche di Charles Blanc e Ogden Rood, approfondendo i rapporti tra 
colori primari e complementari, e applicò questi principi nella sua opera più celebre, Una 
domenica pomeriggio sull’isola della Grande Jatte. Il risultato è una pittura che unisce rigore 
compositivo, armonia visiva e innovazione tecnica, anticipando le ricerche del Divisionismo e 
influenzando le avanguardie del XX secolo. 

 

 

- Una domenica pomeriggio all’isola della Grande Jatte (1884) è un capolavoro del 
puntinismo, nonché uno dei primi esempi di reazione artistica al movimento impressionista. 
Georges Seurat vi rappresenta una scena di svago borghese sulle rive della Senna con rigore 
geometrico e tecnica scientifica, applicando il colore in campi densi di minuscoli punti puri 
secondo le teorie ottiche di Chevreul e Rood. Questi punti, posizionati con estrema cura in 
relazione tra loro, si fondono otticamente nella retina dello spettatore, generando un effetto 
visivo vivido e vibrante che imita la luce naturale. Se osservato da vicino, il dipinto appare 
quasi astratto, simile a un ricamo; da lontano, invece, la scena prende forma con chiarezza. 
La composizione simmetrica e l’astrazione formale generano una visione atemporale e 
artificiale, dove le figure, immobili, impersonali e prive di espressione, sono ridotte a tipi 
sociali.  

 



 

- Seurat intendeva dare struttura e razionalità a ciò che percepiva come disorganizzato nella 
visione impressionista, pur mantenendo alcuni suoi elementi, come la resa della luce e 
dell’ombra e i soggetti legati alle attività ricreative della borghesia parigina, come ne “Il circo” 
(1891), un’opera che trasforma una scena di intrattenimento popolare in una composizione 
rigorosa e simbolica, espressione della sua ricerca scientifica sull’armonia visiva e 
sull’emotività. Ambientato in un tendone colorato, il dipinto raffigura una cavallerizza in 
equilibrio su un cavallo in corsa, accompagnata da clown e acrobati, mentre il pubblico 
osserva in silenzio. Seurat utilizza anche qui la tecnica del puntinismo, costruendo 
l’immagine con piccoli punti di colore puro che si fondono nella percezione dello spettatore. 
La scena, apparentemente vivace, è in realtà sospesa e quasi astratta: le figure sono 
stilizzate, i movimenti congelati, e la composizione è dominata da linee curve e ritmi 
geometrici. Questo controllo formale riflette il desiderio di Seurat di superare 
l’impressionismo, cercando una bellezza razionale e universale. Simbolicamente, l’opera 
suggerisce una riflessione sulla società moderna: dietro l’apparente leggerezza dello 
spettacolo si cela una visione distaccata e analitica della vita urbana. 

 



 

La Parata del Circo (1888) trasforma una scena di spettacolo popolare in una composizione 
rigorosa e simbolica, anticipando movimenti come il cubismo e il futurismo. È considerata la 
prima opera di Seurat dedicata al mondo circense, che l’artista amava profondamente e che 
avrebbe esplorato anche in lavori successivi come Il Circo. 

Il dipinto raffigura la parata del Circo Corvi, probabilmente avvenuta nella primavera del 1887, 
con artisti che si esibiscono davanti all’ingresso per attirare il pubblico. La scena è 
ambientata in una strada notturna, illuminata da luci artificiali, con figure stilizzate e 
immobili: un trombettista, un acrobata, un clown e altri personaggi si dispongono in modo 
quasi teatrale. Il pubblico è appena accennato, mentre l’architettura e le luci creano 
un’atmosfera sospesa e geometrica. 

Seurat utilizza anche qui il puntinismo. La composizione è costruita con estrema precisione: 
le linee verticali e orizzontali dominano la scena, creando un ritmo visivo che richiama la 
musica e il movimento, pur nella staticità apparente. L’uso della luce artificiale è centrale, 
con tonalità fredde e contrastate che evocano un senso di distacco. 

L’opera non celebra il divertimento, ma lo osserva con occhio analitico e distaccato. La parata 
diventa metafora della società moderna: un mondo regolato, meccanico, dove anche il 
piacere è codificato. Le figure, quasi astratte, perdono individualità e diventano elementi di 
una struttura visiva, suggerendo una riflessione sull’alienazione urbana.  

 

Paul Signac 

Paul Signac fu uno dei principali esponenti del puntinismo. Fu inizialmente influenzato 
dall’impressionismo. Nel 1884 incontro’ Seurat con cui fondo’ la società degli Artisti 
indipendenti. 

La sua tecnica pittorica si basa sul pointillisme, ovvero l’applicazione di piccoli tocchi o 
puntini di colore puro sulla tela, senza mescolarli direttamente. Questi punti, osservati a 



distanza, si fondono otticamente nella retina dello spettatore, generando vibrazioni 
cromatiche e una luminosità controllata. 

Signac, come Seurat, studiò le teorie scientifiche del colore, in particolare quelle di Michel 
Eugène Chevreul e Ogden Rood, che analizzavano il contrasto simultaneo e la percezione 
visiva. Nei suoi dipinti, applica questi principi per creare paesaggi marini, vedute urbane e 
scene portuali dai toni vivaci e armonici, spesso definiti con contorni netti e superfici 
semplificate. 

Nel tempo, Signac si distaccò dal rigorismo di Seurat, adottando una pennellata più libera e 
una tavolozza più brillante, pur mantenendo l’idea della mescolanza ottica e ando’ ad 
allargare i piccoli punti in quadratini o rettangoli di colore. 

Fu anche teorico del movimento: nel 1899 pubblicò uno scritto nel quale codificò i principi 
del post-impressionismo e difese l’autonomia dell’arte dalla tradizione accademica. 

La sua tecnica, fondata su precisione scientifica e sensibilità cromatica, influenzò 
profondamente le avanguardie del XX secolo, dal Fauvismo al Divisionismo italiano.  

 

La Jetée de Cassis, Opus 198 (1889) è un esempio emblematico del puntinismo di Paul 
Signac. Il dipinto raffigura il molo del porto di Cassis, nel sud della Francia, con barche, mare 
e montagne stilizzate. Signac applica piccoli punti di colore puro, accostati senza mescolarli, 
in modo che sia l’occhio dello spettatore a fonderli. Questa tecnica, ispirata agli studi 
scientifici sulla percezione visiva, crea un effetto di luce vibrante e armonia cromatica. Il 
titolo, che include “Opus” come in una composizione musicale, suggerisce che l’opera è 
costruita con ritmo e precisione, come una sinfonia visiva. Il paesaggio marino diventa così 
simbolo di serenità, equilibrio e bellezza naturale, riflettendo l’ideale di un’arte ordinata e 
luminosa. 



 

La laguna di San Marco (1905) mostra l’evoluzione stilistica di Signac: dai puntini si passa a 
piccoli segmenti di colore, più liberi e dinamici. In questo dipinto, la laguna veneziana è resa 
con tocchi di blu, rosa, giallo e verde, che si intrecciano per creare riflessi sull’acqua e 
un’atmosfera onirica. Le forme sono semplificate, quasi astratte, e la composizione privilegia 
la luce e il movimento. Il paesaggio non è solo una veduta reale, ma anche una visione 
interiore. La tecnica divisionista qui si fa più espressiva, e l’opera diventa metafora della 
modernità: fluida, frammentata, in continua trasformazione.  

 

Henri de Toulouse-Lautrec 

Unì osservazione sociale, sperimentazione grafica e innovazione tecnica per raccontare la 
vita notturna della Parigi di fine secolo con uno stile personale, sintetico e incisivo. 

Nato in una famiglia aristocratica, soffrì fin da giovane di una malattia genetica che, aggravata 
da due fratture, compromise lo sviluppo delle gambe. Questo isolamento fisico lo spinse 
verso l’arte. Frequentatore assiduo di cabaret, bordelli e teatri, Lautrec visse intensamente la 
vita bohémien (stile di vita anticonformista, libero dalle convenzioni borghesi, spesso 
associato ad artisti, poeti e intellettuali che scelgono la marginalità sociale in nome della 
creatività e dell’autenticità). Morì nel 1901, a soli 36 anni, a causa di complicazioni legate 
all’alcolismo e alla sifilide. 

Immortalo’ il mondo del Moulin Rouge, delle ballerine, delle prostitute e degli artisti di varietà. 
Le sue opere non idealizzano, ma osservano con empatia e distacco: ogni gesto, postura o 
sguardo è studiato per rivelare la psicologia del personaggio. La sua arte è profondamente 
urbana e moderna, attenta alle dinamiche sociali e alle marginalità. 

Lautrec fu un maestro del disegno: il suo tratto è rapido, sintetico, espressivo. Utilizzava linee 
fluide e contorni marcati, spesso con colori piatti e stesi in modo uniforme. Il suo stile si 
distingue per la capacità di cogliere l’essenza di un momento con pochi segni e colori. 



E’ considerato post-impressionista perché, pur partendo dall’osservazione diretta della realtà 
come gli impressionisti, supera la loro spontaneità e la dissoluzione della forma. Rifiuta la 
pittura en plein air e la resa atmosferica, privilegiando la sintesi grafica, la bidimensionalità e 
la costruzione psicologica. La sua arte è più introspettiva e simbolica, anticipando il 
simbolismo e influenzando il fauvismo e l’espressionismo. 

 

 

La Goulue al Moulin Rouge (1891), un manifesto litografico (la litografia è una tecnica di 
stampa che permette di riprodurre un disegno da una matrice originaria su varie copie, utile 
per i manifesti pubblicitari) che ritrae la famosa ballerina Louise Weber, detta “La Goulue”, 
mentre danza il can-can. Con linee fluide e colori piatti, Lautrec cattura l’energia vibrante del 
locale parigino e l’eccentricità della performer, circondata da un pubblico stilizzato 
(rappresentazione astratta ed essenziale di una forma). Il significato simbolico dell’opera 
risiede nella sua capacità di elevare l’arte commerciale a linguaggio espressivo: il manifesto 
non è solo pubblicità, ma una celebrazione della cultura popolare e della vitalità bohémien, 
dove il corpo femminile diventa icona di libertà e spettacolo. 

 



 

Jane Avril, altro manifesto litografico dedicato alla celebre ballerina e amica dell’artista. Qui 
Lautrec accentua la figura allungata e nervosa della danzatrice, circondata da motivi 
decorativi e da un serpente che richiama il suo stile sinuoso. E’ fusione tra arte e psicologia: 
Jane Avril non è solo una performer, ma un ritratto dell’anima inquieta e anticonformista della 
Parigi di fine secolo. Lautrec, con pochi tratti e colori, restituisce la tensione emotiva e 
l’eleganza decadente di un’epoca, trasformando il manifesto in un’opera d’arte moderna e 
introspettiva. 

 

 

 

 

 

 

 

 

 

 



 

 

 

 

 
 

 

 

 

 

 

 

 

 

 

 

 

 

 

 

 

 
 


